















SO 29. NOV 2020
KULTURPALAST
11.00 Uhr
FESTAKT & KONZERT 
Grußwort 
DIRK HILBERT | Oberbürgermeister 
der Landeshauptstadt Dresden 
Festrede
DR. THOMAS DE MAIZIÈRE
Bundesminister a. D., MdB 
Werke von RICHARD STRAUSS
und ROBERT SCHUMANN




Programm wie 11.00 Uhr
Werke von 
Mozart, Beethoven, Schubert, 















20. – 29. NOV 20 
DP_Anz_150Jahre_148x210_201002_sw.indd   1 02.10.20   14:35
PROGRAMM
Othmar Schoeck (1886 – 1957)
Serenade für kleines Orchester op. 1 (1907)
Gustav Mahler (1860 – 1911)
»Des Knaben Wunderhorn«
Lieder für eine Singstimme mit Orchesterbegleitung, daraus:
»Rheinlegendchen« (1893)
»Wo die schönen Trompeten blasen« (1898)
»Wer hat dies Liedlein erdacht« (1892)
»Das irdische Leben« (1893)
»Lob des hohen Verstandes« (1896)
Felix Mendelssohn-Bartholdy (1809 – 1847)
Sinfonie Nr. 5 d-Moll op. 107 »Reformations-Sinfonie« (1830)
Andante – Allegro con fuoco
Allegro vivace
Andante
Choral »Ein feste Burg ist unser Gott«. Andante con moto –  
Allegro vivace – Allegro maestoso
Vasily Petrenko | Dirigent
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Othmar Schoeck schrieb in erster Linie 
für die menschliche Stimme – unter 
anderem fast 400 Lieder und acht Opern. 
Nur quantitativ, nicht jedoch qualitativ 
stehen hinter diesen Vokalwerken die 
Instrumentalstücke des Schweizer Kom-
ponisten zurück. Unter ihnen findet sich 
neben drei Violinsonaten, zwei Streich-
quartetten und drei Solokonzerten auch 
JÜRGEN OSTMANN
Ständchen mit Komplikationen 
Othmar Schoecks Serenade op. 1
eine geistvolle Serenade, die der 
20-jährige Schoeck als Abschluss-
arbeit seines Studiums am Konser-
vatorium Zürich schrieb und am  
23. März 1907 in der dortigen Ton-
halle vorstellte. »Ich habe in dem 
Stück meine kontrapunktische 
Kunst zeigen wollen. Eigentlich 
ist ja ein bisschen viel darin, der 
Satz etwas dick. Ich habe das Werk 
aber durchaus allein geschrieben«, 
bemerkte er dazu. Ganz ohne 
Anregungen von außen entstand 
die heute bekannte Fassung der 
Serenade allerdings auch nicht: Im 
Rahmen seines Meisterstudiums 
bei Max Reger in Leipzig nahm 
Schoeck 1907/08 erste Umarbeitun-
gen vor; er reduzierte dabei das folklo-
ristische Kolorit der Komposition, die er 
ursprünglich als »Spanische Serenade« 
betitelt hatte. Letzte Retuschen brachte 
er 1915 anlässlich einer Aufführung mit 
dem Musikkollegium Winterthur an.
Die Gattung der »Serenade« war vor allem 
im späten 18. Jahrhundert sehr beliebt. 
Othmar Schoeck als junger Mann
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Man verstand unter dem Begriff unter-
haltsame, oft aus vielen Sätzen bunt 
zusammengefügte Ständchen, die be-
vorzugt abends und im Freien, meist aus 
festlichem Anlass vorgetragen wurden. 
Komponisten, die später auf das Genre 
zurückkamen, taten dies meist in nos- 
talgischer oder auch ironischer Haltung. 
Was der junge Schoeck sich zu den 
einzelnen Abschnitten seines einsätzi-
gen Werks vorstellte, das teilte er dem 
Publikum in einer kurzen Programmnotiz 
aus dem Jahr 1908 selbst mit: »Geschäf-
tiger Eingang und Hauptthema, darauf 
kurzes neckisches Zwischenspiel. – Die 
Ständchenbringer versuchen es mit einer 
andern Weise. Allgemeiner Unwille über 
die Starrköpfigkeit der Herzensdame, 
die sich nicht am Fenster zeigen will. 
Ein sentimentaler Solist schmachtet. Sie 
werden eindringlicher. Da alles nichts 
fruchtet, brechen sie in Wut aus und 
setzen noch einmal feurig mit dem ersten 
Thema ein und diesmal haben sie Erfolg. 
Die Dame zeigt sich und dankt. Die müde 
gewordenen Musiker verlassen befriedigt 
die Szene.«
OTHMAR SCHOECK
* 1. September 1886 in Brunnen, Kanton 
Schwyz, Schweiz
† 8. März 1957 in Zürich





23. März 1907 in der Tonhalle Zürich
ERSTMALS VON DER DRESDNER 
PHILHARMONIE GESPIELT
BESETZUNG
Flöte, Oboe, Klarinette, Fagott, Horn, Streicher
DAUER 
ca. 9 Minuten
Carl Spitzweg: Spanische Serenade. Das um 1856 
entstandene Gemälde bezieht sich auf Rossinis 
»Barbier von Sevilla«, könnte aber auch die von 
Schoeck intendierte Szene illustrieren.
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Ist die literarische Qualität eines Ge-
dichts eigentlich wesentlich für die 
Qualität der dazu komponierten Musik? 
Die meisten Liedschöpfer des 19. Jahr-
hunderts dachten vermutlich so. Gustav 
Mahler jedoch nicht – er teilte seine Auf-
fassung Ida Dehmel mit, die sie 1905 in 
ihrem Tagebuch festhielt: »Es käme ihm 
auch wie Barbarei vor, wenn Musiker es 
unternähmen, vollendet schöne Gedichte 
in Musik zu setzen. Das sei so, als wenn 
ein Meister eine Marmorstatue gemeißelt 
habe, und irgendein Maler wollte Farbe 
daraufsetzen.« Mahlers knapp 50 Lieder 
lassen sich drei Schaffensphasen und lite-
rarischen Vorlieben zuordnen: Die frühen 
Lieder basieren auf Texten von Richard 
Leander und Tirso de Molina, aber auch 
auf eigenen Dichtungen (»Lieder eines 
fahrenden Gesellen«). Ab Ende der 1880er 
Jahre folgen die »Wunderhorn«-Lieder 
und ab 1901 noch zehn Lieder nach Fried-
rich Rückert. Literarisch erscheinen die 
vertonten Texte allesamt zweitrangig, 
doch das war Mahler bewusst und sogar 
erwünscht. Die »Wunderhorn«-Texte zum 
Felsblöcke statt Marmorstatuen 
Gustav Mahlers »Wunderhorn-Lieder«
Beispiel, so erklärte er wiederum Ida Deh-
mel, »seien keine vollendeten Gedichte, 
sondern Felsblöcke, aus denen jeder das 
Seine formen dürfe.« Und das tat Mahler 
denn auch: Er kürzte, wiederholte, stellte 
um, fügte eigene Zeilen hinzu und gab 
manchen Texten durch seine Musik eine 
neue Wendung.
Gustav Mahler, Fotografie aus dem Jahr 1892
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»Des Knaben Wunderhorn« – unter 
diesem Titel veröffentlichten Clemens 
Brentano und Achim von Arnim 1805 bis 
1808 eine dreibändige Sammlung deut-
scher Volksliedtexte. Sie inspirierte zahl-
reiche Komponisten des 19. und frühen 
20. Jahrhunderts zu einzelnen Vertonun-
gen – unter ihnen etwa Mendelssohn, 
Schumann, Brahms, Strauss, Zemlinsky, 
Schönberg und Webern. Kein anderer 
hat sich dem Werk aber so »mit Haut und 
Haaren verschrieben« wie 
Mahler. 1887 begann er mit 
neun »Wunderhorn«-Lie-
dern für Singstimme und 
Klavier, und zwischen 1892 
und 1901 folgten weitere 15, 
sowohl mit Klavier- als auch 
mit Orchesterbegleitung. 
Außerdem enthalten seine 
Sinfonien Nr. 2 bis 4, die 
in der gleichen Zeitspanne 
entstanden, soviel Material 
aus den Liedkompositionen, 
dass sie zu Recht »Wunder-
horn-Sinfonien« genannt 
werden – so wie man umgekehrt die Or-
chesterlieder als sinfonische Miniaturen 
bezeichnen kann. 
Mahlers »Wunderhorn«-Vertonungen 
sind aber nicht nur zahlreicher, son-
dern auch ganz anders konzipiert als 
die seiner Kollegen. Wenn zum Beispiel 
Brahms sich mit Volksliedtexten befasste, 
sonderte er aus, was ihm ästhetisch oder 
moralisch anstößig erschien. Man müsse 
nicht »jeden Dreck von der Landstraße« 
Moritz von Schwind: »Des Knaben Wunderhorn«, 
Entwurf zu einem Gemälde, 1850
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breittreten, sagte er einmal. Mahler da-
gegen idealisierte nicht, sondern bezog 
auch das Banale und Hässliche ein. Er 
stellte sich schon durch seine Textaus-
wahl auf die Seite der Erniedrigten, der 
hilflos Leidenden – ob nun von einem 
geschundenen Soldaten oder einem 
verhungernden Kind die Rede ist. An 
den Volksdichtungen faszinierte ihn 
das krasse Nebeneinander von Realis-
mus und Phantastik, von Tragik und 
Humor, die oft düstere Bedeutung hinter 
der naiv-kindlichen, manchmal dialekt-
gefärbten Sprache. Dem entspricht eine 
genauso vielschichtige Musik, die Idiome 
wie Volkslied, Ländler oder Marsch mit 
satztechnischem Raffinement verbindet, 
schlichte Dreiklangsmelodik mit scharfen 
Dissonanzen.
Seine Orchesterlieder nach »Wunder-
horn«-Texten verstand Mahler nicht als 
Zyklus im engeren Sinn: Ihre Zusammen-
stellung überließ er ausdrücklich den 
Interpreten. Die Auswahl des heutigen 
Konzerts beginnt mit dem »Rheinlegend-
chen«, einem der seltenen »Wunder-
horn«-Lieder, die die Liebe ohne prob-
lematischen Kontext darstellen. Mahler 
reagierte auf den märchenhaften Text mit 
einfachen Ländlerklängen, die er selbst 
als »kindlich-schalkhaft und innig« be-
schrieb. Beim zeitgenössischen Publikum 
kam solche ungebrochen volkstümliche 
Musik bestens an: Das »Rheinlegend-
chen« musste bei einer Hamburger Auf-
führung im Oktober 1892 als einziges der 
Lieder wiederholt werden.
Eine eigene Gruppe innerhalb der »Wun-
derhorn«-Lieder bilden die Soldatenlie-
der. Sie zählen zu den eindrucksvollsten 
Vertonungen Mahlers, der ja in der Gar-
nisonsstadt Iglau aufwuchs und dort früh 
Militärmusik kennen lernte. Das Lied »Wo 
die schönen Trompeten blasen« bietet im 
Übrigen ein Beispiel dafür, wie Mahler in 
seine literarischen Vorlagen eingriff und 
aus ihnen »das Seine« formte: Der Text ist 
aus zwei verschiedenen »Wunderhorn«-
Gedichten zusammengefügt und mit 
einem eigenen Vers Mahlers (»Von Ferne 
sang die Nachtigall«) ergänzt. Außerdem 
fehlt der tröstliche Schluss der beiden 
Originalgedichte; Mahlers Textfassung 
endet weit wirkungsvoller mit dem Bild 
des Todes: »mein Haus von grünem 
Rasen«.
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Ankündigung der Aufführung von einigen der »Wunderhorn«-Lieder in einem Konzert am 16. Januar 1900 in Wien
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Wie manche andere seiner »Wunder-
horn«-Vertonungen enthält auch »Wer 
hat dies Liedlein erdacht?« alpenländi-
sche Klänge – entsprechend der Orts-
angabe »dort oben am Berg«, die Mahler 
auch wieder selbst in den Text einfügte. 
Mit den übertriebenen Koloraturen am 
Strophenende und dem nicht ernst ge-
meintem Pathos des »wunden Herzens« 
lässt sich das Lied den »Humoresken« im 
engeren Sinn zurechnen – Mahler wandte 
diese Bezeichnung allerdings auf die 
gesamte Liedgruppe an.
Um existentielle Fragen geht es dagegen 
in dem Lied »Das irdische Leben«. Es 
trägt in der »Wunderhorn«-Sammlung 
noch den Titel »Verspätung«. Mahler än-
derte ihn ab und schuf so ein Gegenstück 
zu dem Lied »Das himmlische Leben«, 
diesem Kindertraum vom Schlaraffen-
land, der am Schluss der vierten Sinfonie 
steht. Worum es im »Irdischen Leben« 
geht, hat Mahler selbst erklärt: »So ist 
es, wenn ich mir unter dem Schrei des 
Kindes nach Brot [...] und der Antwort 
der Mutter, die es immer und immer auf 
später vertröstet, das menschliche Leben 
überhaupt denke: das einem solange 
das Nötigste, dessen Geist und Leib zum 
Wachstum bedürfen, hinausschiebt, bis 
es – wie bei dem toten Kinde – zu spät ist. 
Und ich glaube, dass das in den unheim-
lichen, wie im Sturm dahinsausenden 
Tönen der Begleitung, dem qualvollen 
Angstruf des Kindes und der langsamen, 
eintönigen Erwiderung der Mutter – des 
Geschickes, das sich mit der Erfüllung 
unseres Schreies nach Brot ja nicht zu 
beeilen braucht – charakteristisch und 
furchtbar zum Ausdruck kommt.«
Zum Abschluss eine weitere komische 
Szene: Das »Lob des hohen Verstandes« 
handelt von einem Gesangs-Wettstreit 
des Kuckucks und der Nachtigall. Der 
Esel entscheidet ihn zugunsten des 
Kuckucks, weil dessen Gesang besser den 
Regeln entspricht. Ursprünglich hatte 
Mahler den Titel »Lob der Kritik« vorge-
sehen – und natürlich geht es in dem Lied 
nicht wirklich um tierische, sondern um 
sehr menschliche Dummheit ...
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GUSTAV MAHLER
* 7. Juli 1860 in Kalischt (heute Kaliště), 
Böhmen
† 18. Mai 1911 in Wien
»Des Knaben Wunderhorn«
Lieder für eine Singstimme mit 
Orchesterbegleitung
ENTSTEHUNG 
»Rheinlegendchen«: 9. August 1893
»Wo die schönen Trompeten blasen«:  
Juli 1898
»Wer hat dies Liedlein erdacht«:  
6. Februar 1892
»Das irdische Leben«: 1892/1893
»Lob des hohen Verstandes«:  
21. bis 28. Juni 1896
URAUFFÜHRUNG
»Rheinlegendchen« und »Wer hat dies 
Liedlein erdacht«: 27. Oktober 1893 in 
Hamburg unter Leitung des Komponisten
»Das irdische Leben«: 14. Januar 1900 in Wien 
unter Leitung des Komponisten
»Lob des hohen Verstandes«: 18. Januar 
1906 in Wien mit Johannes Messchaert 
(Bassbariton) und Richard Pahlen (Klavier)
ZULETZT VON DER DRESDNER 
PHILHARMONIE GESPIELT
6. März 2011 mit Matthias Goerne 
unter Leitung von Ingo Metzmacher
BESETZUNG
2 Flöten, 2 Oboen, Englischhorn,  
Es-Klarinette, 2 Klarinetten, 2 Fagotte,  
4 Hörner, 2 Trompeten, Posaune, Tuba, 






Bald gras ich am Neckar,
Bald gras ich am Rhein,
Bald hab ich ein Schätzel,
Bald bin ich allein.
Was hilft mir das Grasen,
Wenn d’Sichel nicht schneidt,
Was hilft mir ein Schätzel,
Wenn’s bei mir nicht bleibt.
So soll ich denn grasen
Am Neckar, am Rhein,
So werf ich mein goldenes
Ringlein hinein.
Es fließet im Neckar
Und fließet im Rhein,
Soll schwimmen hinunter
Ins Meer tief hinein.
Und schwimmt es das Ringlein,
So frißt es ein Fisch,
Das Fischlein soll kommen
Aufs Königs sein Tisch!
DIE GESANGSTEXTE
Der König tät fragen,
Wems Ringlein sollt sein?
Da tät mein Schatz sagen,
Das Ringlein g’hört mein.
Mein Schätzlein tät springen,
Berg auf und Berg ein,
Tät mir wiedrum bringen
Das Goldringlein fein.
Kannst grasen am Neckar,
Kannst grasen am Rhein,
Wirf du mir nur immer
Dein Ringlein hinein.
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WO DIE SCHÖNEN TROMPETEN BLASEN
Wer ist denn draußen und wer klopfet an,
Der mich so leise, so leise wecken kann?
Das ist der Herzallerliebste dein,
Steh auf und lass mich zu dir ein!
Was soll ich hier nun länger stehn?
Ich seh die Morgenröt aufgehn,
Die Morgenröt, zwei helle Stern,
Bei meinem Schatz, da wär ich gern,
bei meiner Herzallerliebsten.
Das Mädchen stand auf und ließ ihn ein;
Sie heißt ihn auch wilkommen sein.
Willkommen, lieber Knabe mein,
So lang hast du gestanden!
Sie reicht ihm auch die schneeweiße Hand.
Von ferne sang die Nachtigall
Das Mädchen fing zu weinen an.
Ach weine nicht, du Liebste mein,
Aufs Jahr sollst du mein eigen sein.
Mein Eigen sollst du werden gewiss,
Wie's keine sonst auf Erden ist.
O Lieb auf grüner Erden.
Ich zieh in Krieg auf grüner Heid,
Die grüne Heide, die ist so weit.
Allwo dort die schönen Trompeten blasen,
Da ist mein Haus, von grünem Rasen.
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WER HAT DIES LIEDLEIN ERDACHT? 
Dort oben in dem hohen Haus,
Da gucket ein fein's, lieb's Mädel heraus,
Es ist nicht dort daheime,
Es ist des Wirts sein Töchterlein,
Es wohnt auf grüner Heide.
Mein Herze ist wund,
Komm, Schätzel, machs gesund.
Dein schwarzbraune Äuglein, 






Wer hat denn das schöne Liedlein erdacht?
Es haben's drei Gäns übers Wasser gebracht,
Zwei graue und eine weiße;
Und wer das Liedlein nicht singen kann,
Dem wollen sie es pfeifen. Ja!
DAS IRDISCHE LEBEN
»Mutter, ach Mutter, es hungert mich!
Gib mir Brot, sonst sterbe ich!«
»Warte nur! Warte nur, mein liebes Kind!
Morgen wollen wir ernten geschwind!«
Und als das Korn geerntet war,
rief das Kind noch immerdar:
»Mutter, ach Mutter, es hungert mich!
Gib mir Brot, sonst sterbe ich!«
»Warte nur! Warte nur, mein liebes Kind!
Morgen wollen wir dreschen geschwind!«
Und als das Korn gedroschen war,
rief das Kind noch immerdar:
»Mutter, ach Mutter, es hungert mich!
Gib mir Brot, sonst sterbe ich!«
»Warte nur! Warte nur, mein liebes Kind!
Morgen wollen wir backen geschwind!«
Und als das Brot gebacken war,
lag das Kind auf der Totenbahr’!
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LOB DES HOHEN VERSTANDES
Einstmals in einem tiefen Tal
Kuckuck und Nachtigall
täten ein’ Wett’ anschlagen.
Zu singen um das Meisterstück,
gewinn’ es Kunst, gewinn’ es Glück!
Dank soll er davon tragen.
Der Kuckuck sprach: »So dir’s gefällt,
hab’ ich den Richter wählt,«
und tät gleich den Esel ernennen.
»Denn weil er hat zwei Ohren groß,
so kann er hören desto bos,
und, was recht ist, kennen!«
Sie flogen vor den Richter bald.
Wie dem die Sache ward erzählt,
schuf er, sie sollten singen!
Die Nachtigall sang lieblich aus!
Der Esel sprach: »Du machst mir’s kraus!
Du machst mir’s kraus! Ija! Ija!
Ich kann’s in Kopf nicht bringen!«
Der Kuckuck drauf fing an geschwind
sein Sang durch Terz und Quart und Quint.
Dem Esel g’fiels, er sprach nur:
»Wart! Wart! Wart!
Dein Urteil will ich sprechen,
ja sprechen.
Wohl sungen hast du, Nachtigall!
Aber Kuckuck, singst gut Choral!
Und hältst den Takt fein innen!
Das sprech’ ich nach mein’ hoh’n Verstand,
und kost’ es gleich ein ganzes Land,




Ein Glaubensbekenntnis  
in Tönen 
Mendelssohns »Reformations-Sinfonie«
»Ich soll ein Frommer geworden sein! 
Wenn man darunter meint, was ich mir 
unter dem Worte fromm denke [...], so 
kann ich nur sagen, ich bin es leider nicht 
geworden, aber ich arbeite jeden Tag 
meines Lebens nach Kräften daran, mehr 
und mehr es zu werden. [...] Wenn aber 
die Leute unter einem Frommen einen 
Pietisten verstehen, einen solchen, der 
die Hände in den Schoß legt und von Gott 
Felix Mendelssohn Barthold, 1847 gemalt 
von Friedrich Hensel
erwartet, dass er für ihn arbeiten möge, 
oder einen solchen, der, statt in seinem 
Berufe nach Vollkommenheit zu streben, 
von dem himmlischen Berufe spricht, der 
mit dem irdischen unverträglich sei, oder 
einen, der keinen Menschen und kein 
Ding auf dieser Erde von ganzem Herzen 
lieben kann, - ein solcher bin ich nicht 
geworden, Gott sei Dank, und hoff’s auch 
nicht zu werden mein Leben lang.« Felix 
Mendelssohn Bartholdy fasste seine reli-
giöse Haltung nur selten so ausführlich in 
Worte wie in diesem Brief vom November 
1838 an den Maler Johann Wilhelm Schir-
mer. Doch wenn er seine Manuskripte mit 
Kürzeln wie »L.e.g.G« (Lass es gelingen, 
Gott) oder »H.D.m« (Hilf Du mir) versah, 
dann war das sicher mehr als ein bloßer 
Handwerksbrauch.
Mendelssohn bekannte sich entschieden 
zum evangelischen Christentum – unge- 
achtet seiner jüdischen Herkunft, auf die 
er, anders als seine Geschwister, durch-
aus stolz war. Er stammte aus einer  
Familie gelehrter Rabbis und Juristen, die 
sich bis ins 13. Jahrhundert zurückverfol-
gen lässt. Sein Großvater, der Philosoph 
Moses Mendelssohn, war mit Lessing be-
freundet gewesen und hatte dessen Figur 
Nathans des Weisen inspiriert. Während 
Moses Mendelssohn in seinem Denken 
noch Aufklärung und traditionelles  
Judentum verbunden hatte, verstand  
sein Sohn Abraham, Felix’ Vater, sich als 
»Deist« im Sinne Immanuel Kants. Er 
glaubte also, dass man durch die Ver-
nunft zwar das Dasein eines höchsten 
Wesens erkennen, es aber nicht genauer 
bestimmen könne. Und weil die rechtli-
che und gesellschaftliche Gleichberech- 
tigung der Juden selbst im relativ toleran-
ten Preußen nicht vollständig verwirk-
licht wurde, erzog er seine Kinder im 
christlichen Glauben. Dieser sei, wie er 
es in einem Brief an seine Tochter Fanny 
ausdrückte, »die Glaubensform der meis-
ten gesitteten Menschen« und enthielte 
nichts, »was Euch vom Guten ableitet«. 
Die opportunistische Haltung seines Va-
ters übernahm Felix Mendelssohn nicht. 
Auffällig ist vor allem sein starkes Enga-
gement für die Kirchenmusik, die von den 
bedeutenden Komponisten der ersten 
Hälfte des 19. Jahrhunderts sonst eher 
vernachlässigt wurde. Während seiner 
Zeit in Düsseldorf (1833-35 als Städtischer 
Musikdirektor) hatte Mendelssohn unter 
anderem die katholische und evangelische 
Kirchenmusik zu überwachen, und in 
Berlin setzte er sich später für kirchenmu-
sikalische Reformen ein. Er schrieb zahl-
reiche geistliche Chorwerke, die Oratorien 
»Paulus«, »Elias« und den unvollendeten 
»Christus«, aber auch sinfonische Kompo-
sitionen mit geistlichem Hintergrund –  
nämlich den »Lobgesang« (2. Sinfonie) 
und die »Reformations-Sinfonie«.
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Erste Partiturseite der »Reformations-Sinfonie« in Mendelssohns Handschrift 
18
Die »Reformations-Sinfonie« ist der 
Zählung nach seine fünfte, chronologisch 
aber erst die zweite Sinfonie für großes 
Orchester. Mendelssohn komponierte sie 
1829/30 zur Feier des 300. Jahrestages 
der sogenannten »Confessio Augustana«: 
Dieses von Martin Luthers Mitstreiter 
Philipp Melanchthon formulierte Be-
kenntnis des reformierten Glaubens war 
1530 beim Reichstag zu Augsburg vor 
dem katholischen Kaiser Karl V. verlesen 
worden; die »Confessio Augustana« ist bis 
heute die gültige Bekenntnisgrundlage 
der meisten lutherischen Kirchen. Die 
geplante Sinfonie-Aufführung drei Jahr-
hunderte später fiel allerdings aus, weil 
die ganze Jubiläumsfeier aus politischen 
Gründen abgesagt worden war: In Paris 
kam es 1830 zur Juli-Revolution, und von 
dort griffen Unruhen auch auf Deutsch-
land über. Geistliche Reformation und so-
ziale Revolution – zu Mendelssohns Zeit 
sah man zwischen beiden offenbar einen 
viel engeren Zusammenhang als heute: 
Franz Liszt etwa plante 1830 eine »Revo-
lutionäre Sinfonie«, in die er neben der 
Marseillaise und einem Jakobiner-Lied 
auch eine Hussiten-Hymne sowie den 
Luther-Choral »Ein’ feste Burg ist unser 
Gott« einarbeiten wollte. Und Mendels-
sohn schrieb, nachdem er 1832 vergeblich 
versucht hatte, die »Reformations-Sinfo- 
nie« in Paris aufzuführen: »Die Revolu-
tions[!]-Sinfonie ist mir sehr zurückge-
drängt, weil mir die Völker ins Handwerk 
gefallen sind, wer weiß, ob ich sie jemals 
wieder vorhole, seit ich die Sache in der 
Nähe gesehen habe ...«
Er holte sie wieder hervor – zu drei Ber-
liner Konzerten Ende 1832 und Anfang 
1833. Danach allerdings wurden seine 
Äußerungen über die Sinfonie immer 
ablehnender, bis er sie 1838 »eine so 
jugendliche Jugendarbeit« nannte, »dass 
ich mich jetzt zuweilen wundere, dass ich 
sie nicht besser gemacht habe«. Mendels-
sohn stellte alle Publikationspläne ein, 
und so wurde das Werk erst 1868, also 
lange nach seinem Tod, gedruckt – daher 
auch die Nummer 5 und die hohe Opus-
zahl 107. Heute vermuten Musikwissen-
schaftler allerdings, dass der Widerwille 
des Komponisten gegen die »Reforma-
tions-Sinfonie« in Wahrheit nur wenig 
mit Qualitätsmängeln zu tun hatte, und 
schon gar nichts mit den eher scherzhaft 
angedeuteten politischen Gründen. Mög-
licherweise war es Mendelssohn peinlich, 
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dass er sich im ersten Satz des Werks aus 
kindischer Freude an seiner kompositori-
schen Virtuosität zu einem ungewöhnli-
chen Experiment hatte hinreißen lassen: 
Statt zunächst die Umrisse des Stücks 
in einzelnen Notensystemen zu skizzie-
ren und erst dann die Instrumentierung 
vollstimmig auszuführen, wie allgemein 
üblich, schrieb er die Partitur gleich mit 
allen Stimmen, von oben nach unten, 
Takt für Takt – eine gewaltige Gedächt-
nisleistung. Außerdem war die »Reforma-
tions-Sinfonie« in Mendelssohns Er-
innerung mit zwei großen Fehlschlägen 
verbunden, die er nur schwer verwinden 
konnte: In Paris hatte das Conservatoire-
Orchester die Sinfonie nach ein oder zwei 
Probe als zu »scholastisch« abgelehnt 
– »zu viele Fugatos, zu wenig Melodie« 
lautete das Urteil. Und nach den Kon-
zerten von 1832/33 scheiterte Mendels-
sohns Bewerbung um die Nachfolge Karl 
Friedrich Zelters als Direktor der Berliner 
Sing-Akademie.
Betrachtet man die »Reformations-Sin-
fonie« einmal unabhängig von ihrer 
Entstehungs- und Rezeptionsgeschichte, 
dann zeigt sie sich als ein überraschend 
reifes Werk, das neben einigen Schwächen 
im Detail doch viele packende Momente 
enthält. Religiöse Bezüge sind vor allem 
in den Ecksätzen zu finden. Der Kopf-
satz besteht aus zwei Teilen, nämlich 
einer langsamen Einleitung in D-Dur und 
einem »feurigen« Allegro in d-Moll. Beide 
sind thematisch miteinander verbunden. 
Mit einem Fugato über ein Motiv aus dem 
gregorianischen Magnificat beginnt die 
Einleitung; sie endet mit einer Kadenz, 
die als »Dresdner Amen« bekannt ist. 
Diese Wendung (die übrigens Richard 
Wagner als Gralsmotiv in seinem »Parsifal«  
verarbeitete) war gegen Ende des 18. Jahr- 
hunderts zuerst in der katholischen Hof-
kirche Dresdens, dann auch in evange-
lischen Kirchen in ganz Sachsen in Ge-
brauch gekommen. Ihr charakteristisches 
Intervall, die aufsteigende Quint, wird 
schrittweise ausgefüllt, und in Mendels-
sohns Allegro-Teil bestimmt dann der 
daraus abgeleitete Quintsprung aufwärts 
das Hauptthema. Der zweite Satz ist ein 
Scherzo, dessen Hauptteil auf einem 
einzigen, stets wiederholten Rhythmus 
basiert. Nach einem Trioabschnitt im 
Walzertakt wird er wieder aufgenommen, 
und die ruhige Coda verbindet das Mate-
rial beider Teile. 
Den langsamen Satz, der fast nur den 
Streichern vorbehalten ist, hatte Men-
delssohn ursprünglich wesentlich 
umfangreicher geplant. Er kürzte ihn 
schließlich um fast die Hälfte – so wird 
er zu einer Art Einleitung zum Finale, 
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FELIX MENDELSSOHN-BARTHOLDY
* 3. Februar 1809 in Hamburg
† 4. November 1847 in Leipzig





15. November 1832 in Berlin unter  
Leitung des Komponisten
ZULETZT VON DER DRESDNER 
PHILHARMONIE GESPIELT
26. Februar 2012 unter Leitung von Roger 
Norrington
BESETZUNG
2 Flöten, 2 Oboen, 2 Klarinetten, 2 Fagotte, 
Kontrafagott, 2 Hörner, 2 Trompeten,  
3 Posaunen, Pauken, Streicher
DAUER
ca. 30 Minuten
das dann auch ohne Pause folgt. Die 
Mendelssohn-Literatur beurteilt gerade 
diesen Schlusssatz besonders kontro-
vers: Manchen Autoren erscheint er 
allzu »bombastisch«, andere loben ihn 
als kühne Verbindung von Sonatenform 
und Choralvariation. In jedem Fall ent-
hält das Finale den inhaltlichen Kern der 
ganzen Sinfonie – den damals wie heute 
populären Luther-Choral »Ein’ feste Burg 
ist unser Gott«. Dieser Choral tauchte 
erstmals um 1528/29, also kurz vor der 
Verlesung der »Confessio Augustana«, in 
verschiedenen evangelischen Gesang-
büchern auf, doch welchen zeitgeschicht-
lichen Bezug er ursprünglich hatte, ist 
umstritten – vielleicht eine nahende 
Pestepidemie, eine drohende osmanische 
Invasion oder schlicht den Druck der ka-
tholischen Reformationsgegner. Spätere 
Generationen nutzten den Choral mit 
seiner kriegerischen Metaphorik für ihre 
eigenen Zwecke: Anfang des 19. Jahrhun-
derts zum Beispiel als national-deutsches 
Kampflied gegen das napoleonische 
Frankreich. Und im Ersten Weltkrieg 
zierte die Choralzeile »Und wenn die Welt 
voll Teufel wär« Ansichtskarten von den 
Kriegsschauplätzen. Deutschland, so die 
Botschaft, ist von übermächtigen Feinden 
umzingelt, wird aber im Vertrauen auf 
Gott triumphieren. Solche Auswüchse er-
klären vielleicht das Unbehagen mancher 
Kommentatoren gegenüber Mendels-
sohns Finale, doch letztlich kann man sie 
dem Komponisten nicht anlasten – ihm 
ging es nur um das religiöse Bekenntnis.  
In seinem Schlusssatz erklingt die Choral- 
melodie zuerst zaghaft in der Soloflöte, 
dann in immer reicherer Harmonisierung, 
und am Ende, nach mehreren Phasen 
kontrapunktischer Verarbeitung, majes-






folgte 2004 die Ernennung zum 
Chefdirigenten des Staatlichen 
Akademischen Sinfonieorchesters 
St. Petersburg, eine Position, die 
er bis 2007 innehatte. 2021 wird 
Petrenko das Amt des Musikdirek-
tores beim Royal Philharmonic 
Orchestra in London antreten, 
doch schon in der Saison 2019/20 
arbeitete er mit diesem Orchester 
bei einer Vielzahl von Konzerten 
zusammen. Seit 2013 ist Petrenko 
Chefdirigent des Oslo Philharmo-
nic Orchestra und seit 2006 Chefdi-
rigent des Royal Liverpool Phil-
harmonic Orchestra. Des Weiteren 
wirkt er seit 2015 als Chefdirigent 
des Jugendorchesters der Euro-
päischen Union und seit 2016 als 
erster Gastdirigent des Staatlichen 
Akademischen Sinfonieorchesters 
Russlands. Ebenfalls zu nennen  
ist seine Zeit als Chefdirigent des 
Nationalen Jugendorchesters 
Großbritannien und als Gastdiri-
gent des Michailowski-Theaters  
St. Petersburg, bei dem er bereits 
1994 bis 1997 seine Karriere als 
Conductor in residence begann. 
Petrenko wird die Osloer Philhar-
moniker durch ihr 100-jähriges  
Jubiläumsjahr führen, unter 
anderem auf einer ausgedehnten 
Tournee durch europäische Städte. 
Vasily Petrenko, geboren in  
St. Petersburg, erhielt seinen ersten 
Unterricht an der Musikschule der 
Staatskapelle St. Petersburg. Später 
studierte er am St. Petersburger 
Konservatorium und nahm an 
Meisterkursen bei Ilja Musin, Mariss 
Jansons und Juri Temirkanow teil. 
Nach einigen Erfolgen bei interna-
tionalen Dirigentenwettbewerben 
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Zehn Jahre nach seinem Mahler-
Zyklus in den Spielzeiten 2009 bis 
2011 präsentiert er die Sinfonien 
erneut zyklisch mit dem Royal 
Liverpool Philharmonic Orchestra. 
Im September 2017 wurde Vasily 
Petrenko bei den jährlichen Gra-
mophone Awards mit dem Preis als 
Künstler des Jahres ausgezeichnet. 
2010 gewann er den Preis »Male 
Artist of the Year« bei den Classical  
Brit Awards. Petrenko hat mit 
vielen renommierten Orchestern 
zusammengearbeitet, darunter 
mit den Berliner Philharmonikern, 
dem London Symphony Orches- 
tra, dem London Philharmonic 
Orchestra, dem Russian National 
Orchestra, dem Orchestre Phil-
harmonique de Radio France, der 
Tschechischen Philharmonie, 
dem NHK Symphony Orchestra 
Tokyo und dem Sydney Symphony 
Orchestra. Er trat häufig bei den 
BBC Proms, dem George Enescu 
Festival, dem Edinburgh Festival 
und dem Grafenegg Festival auf. 
Präsent ist er auch in Nordamerika 
und hat mit den Orchestern in  
Philadelphia, Cleveland und  
Minnesota, dem Los Angeles Phil-
harmonic Orchestra und den  
Orchestern in San Francisco, 
Boston und Chicago zusammen-
gearbeitet und dirigierte Auftritte 
auf den Sommerfestivals in Aspen, 
Blossom und Ravinia. Auf dem 
Gebiet der Oper ist Petrenko mit 
über dreißig Werken in seinem Re-
pertoire ebenfalls tätig und leitete 
Produktionen an der Bayerischen 
Staatsoper, an der Glyndebourne 
Festival Opera, an der Opera de 
Paris, an der Staatsoper Hamburg, 
am Opernhaus Zürich und am  
Michailowski-Theater St. Peters-
burg. Petrenko hat vielbeachtete 
CD-Einspielungen vorgelegt: 
darunter die Schostakowitsch- 
Sinfonien für Naxos Records mit 
dem Royal Liverpool Philharmonic 
Orchestra, Rachmaninows Sinfo-
nien, Orchesterwerke und Klavier- 
konzerte mit Simon Trpceski, 
Elgars Sinfonien und Orchester-
musiken, Tschaikowskis Sinfonien 
und Klavierkonzerte sowie Werke 
von Rimski-Korsakow, Respighi, 
Britten, Offenbach, Higdon und 
Tavener. Mit dem Oslo Philharmo-
nic Orchestra hat er die Schosta-
kowitsch-Cellokonzerte mit Truls 
Mørk (Ondine), die Szymanowski-
Violinkonzerte mit Baiba Skride 
(Orfeo), Skrjabins Sinfonien und 






im Concertgebouw Amsterdam 
unter Lorenzo Viotti sowie mit 
dem Israel Philharmonic Orches-
tra unter der Leitung von Gustavo 
Gimeno in Tel Aviv und Haifa. 
Auch bei den Münchner Philhar-
monikern unter der Leitung von 
Valery Gergiev ist sie mit diesem 
Werk zu Gast. Auf Tournee geht 
sie mit dem Freiburger Barockor-
chester: London (Wigmore Hall), 
Bath, Stuttgart (Liederhalle) und 
Berlin (Berliner Philharmonie) mit 
Arien aus Händels Oper »Semele« 
und Telemann´s Kantate »Ino«. 
Bei der Mozartwoche Salzburg 2021 
wird Anna Lucia Richter an einem 
großen Projekt beteiligt sein. Die 
Werke von Johann Sebastian Bach 
gehören zum Kernrepertoire der 
Künstlerin: Eine CD mit Liedern 
aus Schemellis Gesangbuch und 
dem Notenbüchlein für Anna Mag-
dalena Bach u. a. mit Georg Nigl 
erschien beim Label alpha.
Anna Lucia Richter arbeitete in 
letzter Zeit häufig mit Teodor Cur-
rentzis und MusicAeterna, mit dem 
London Symphony Orchestra und 
Anna Lucia Richter entstammt 
einer großen Musikerfamilie. Sie 
wurde von Prof. Kurt Widmer in 
Basel ausgebildet und schloss ihr 
Gesangstudium mit Auszeichnung 
bei Frau Prof. Klesie Kelly-Moog 
an der Musikhochschule Köln ab. 
Weitere Anregungen erhielt sie von 
Christoph Prégardien, Edith Wiens 
und Margreet Honig. Im Frühjahr 
2020 leitete die Künstlerin einen 
Fachwechsel zum Mezzosopran 
ein. Sie erhielt zahlreiche Preise, 
darunter der prestigereiche  
Borletti-Buitoni Trust Award.
Inzwischen ist Anna Lucia Richter 
weltweit tätig. Ein aktuelles Projekt 
ist die Eurydice/La Musica in
Monteverdis »Orfeo« in der 
viel beachteten Produktion von 
Sasha Waltz, die an der Staatsoper 
Unter den Linden aus der Taufe 
gehoben wurde.
Großartige Konzertprojekte stehen 
2020/2021 auch auf internationa-
lem Parkett an: u.a. singt sie den 
Sopranpart in der Vierten Sin-
fonie von Gustav Mahler mit dem 
Nederlands Philharmonisch Orkest 
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Bernard Haitink, mit Il Giardino 
Armonico und Giovanni Antonini, 
mit dem Orchestre de Paris und 
Thomas Hengelbrock sowie mit 
dem Budapest Festival Orchestra 
unter Iván Fischer zusammen. 
Mit diesen Ensembles gastierte 
sie auch wiederholt bei großen 
Festivals wie dem Lucerne Festival, 
bei den BBC Proms in London, beim 
Schleswig-Holstein Musik Festival 
oder als Artist in Residence beim 
Rheingau Musik Festival 2018 sowie 
in der Kölner Philharmonie 2018/19.
Im Bereich Lied ist Anna Lucia 
Richter mit einem umfangreichen 
Repertoire in allen großen Lied- 
zentren zu Gast, z. B. bei der 
Schubertiade Schwarzenberg, der 
Schubertiada Vilabertran, dem 
Rheingau Musik Festival, beim Hei-
delberger Frühling und der Wigmo-
re Hall London. Ihr US-Debüt gab 
sie begleitet von Gerold Huber mit 
drei Liederabenden in New Yorks 
Park Avenue Armory, ein weiteres 
US-Rezital folgte in der Weill Hall 
der Carnegie Hall mit ihrem Lieder-
kreis-Programm gemeinsam mit 
Michael Gees mit Eichendorff-
Vertonungen und Improvisationen. 
In der Saison 2018/2019 begann für 
Anna Lucia Richter eine dreijäh-
rige Residenz als »Junge Wilde« 
am Konzerthaus Dortmund. Das 
Programm »Heimweh« erschien 
auf CD. Im Frühjahr 2020 folgte ein 
Konzert mit dem Ensemble Clau-
diana, ein Monteverdi-Abend unter 
dem Titel »Il delirio dellapassione«, 
und im Frühjahr 2021 gibt sie zu-
sammen mit dem Schumann-Quar-
tett ein Konzert mit Reimann-Bear-
beitungen von Liedern von Robert 
Schumann und Felix Mendelssohn 
Bartholdy.
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Die Dresdner Philharmonie blickt 
als Orchester der Landeshaupt-
stadt Dresden auf eine 150-jährige 
Geschichte zurück. Mit der Eröff-
nung des sogenannten Gewerbe-
haussaals am 29. November 1870 
erhielt die Bürgerschaft Gelegen-
heit zur Organisation großer  
Orchesterkonzerte. Ab 1885 wurden 
regelmäßig Philharmonische 
Konzerte veranstaltet, bis sich das 
Orchester 1923 seinen heutigen 
Namen gab. In den ersten Jahr-
zehnten standen Komponisten 
wie Brahms, Tschaikowski, Dvořák 
und Strauss mit eigenen Werken 
am Pult der Dresdner Philharmo-
nie. Im Orchester spielten heraus-
ragende Konzertmeister wie Stefan 
Frenkel, Simon Goldberg oder die 
Cellisten Stefan Auber und Enrico 
Mainardi. Carl Schuricht und Paul 
van Kempen leiteten ab 1934 das 
Orchester; besonders van Kempen 
führte die Dresdner Philharmonie 




Fokus, den er in seinen Program-
men auf die Musik Anton Bruck-
ners legte, trug dem Orchester den 
Ruf eines »Bruckner-Orchesters« 
ein. Zu den namhaften Gastdiri-
genten, die damals zur Dresdner 
Philharmonie kamen, zählten 
Hermann Abendroth, Eduard 
van Beinum, Fritz Busch, Eugen 
Jochum, Joseph Keilberth, Erich 
Kleiber, Hans Knappertsbusch 
und Franz Konwitschny. 
Nach 1945 bis in die 1990er Jahre 
waren Heinz Bongartz, Horst  
Förster, Kurt Masur (seit 1994  
auch Ehrendirigent), Günther  
Herbig, Herbert Kegel, Jörg-Peter  
Weigle und Michel Plasson als 
Chefdirigenten tätig. In jüngster  
Zeit prägten Dirigenten wie Marek 
Janowski, Rafael Frühbeck de  
Burgos und Michael Sanderling das 
Orchester. Mit Beginn der Saison  
2019/2020 ist Marek Janowski 
noch einmal als Chefdirigent und 
künstlerischer Leiter zur Dredsner 
Philharmonie zurückgekehrt.
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Ihre Heimstätte ist der im April 
2017 eröffnete hochmoderne  
Konzertsaal im Kulturpalast im 
Herzen der Altstadt. 
Im romantischen Repertoire hat 
sich das Orchester einen ganz ei-
genen »Dresdner Klang« bewahrt. 
Darüber hinaus zeichnet es sich 
durch klangliche und stilistische 
Flexibilität sowohl für die Musik 
des Barock und der Wiener Klassik 
als auch für moderne Werke aus. 
Bis heute spielen Uraufführungen  
eine wichtige Rolle in den Program-
men des Orchesters. Gastspiele in 
den bedeutenden Konzertsälen 
weltweit zeugen vom hohen An-
sehen, das die Dresdner Philhar-
monie in der Klassikwelt genießt. 
Hochkarätig besetzte Bildungs- 
und Familienformate ergänzen das 
Angebot für junge Menschen; mit 
Probenbesuchen und Schulkon-
zerten werden bereits die jüngsten 
Konzertbesucher an die Welt der 
klassischen Musik herangeführt. 
Den musikalischen Spitzennach-
wuchs fördert das Orchester in der 
Kurt Masur Akademie.
Von ihrem breiten Spektrum zeugt 
auch die seit 1937 gewachsene  
Diskographie der Philharmonie. 
Ein neuer Höhepunkt wurde mit 
dem CD-Zyklus unter der Leitung 
von Michael Sanderling erreicht, 
der sich sämtlichen Sinfonien  
von Dmitri Schostakowitsch und 
Ludwig van Beethoven widmet 
(Sony Classical).
ORCHESTERBESETZUNG
DIE DRESDNER PHILHARMONIE 
IM HEUTIGEN KONZERT
1. VIOLINEN

































Prof. Matthias Bräutigam KV 
Victor Meister KV
Petra Willmann KV 










Birgit Bromberger KV 
OBOEN
Johannes Pfeiffer KV
Prof. Guido Titze KV
Jens Prasse KV
KLARINETTEN
Prof. Fabian Dirr KV
Prof. Henry Philipp KV




Prof. Mario Hendel KV
Lena Nell**
HÖRNER
Michael Schneider KV   











Prof. Jörg Wachsmuth KV 
PAUKE / SCHLAGWERK 
Stefan Kittlaus
Alexej Bröse 
KM --> Kammermusiker | KV -> Kammervirtuos | * -> Gast | ** -> Akademie
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UNSERE NÄCHSTEN VERANSTALTUNGEN (AUSWAHL)
SO 1. NOV 2020 | 18.00 Uhr
KULTURPALAST
BEETHOVEN STREICHQUARTETTE
Beethoven: Streichquartette B-Dur op. 18 Nr. 6 
und Es-Dur op. 127
Collenbusch Quartett
Christiane Liskowsky | Violine
Cordula Fest | Violine
Christina Biwank | Viola
Ulf Prelle | Violoncello
MO 9. NOV 2020 | 19.30 Uhr 
KULTURPALAST 
AUS OST UND WEST
Goldmann: Vier Klavierstücke
Stockhausen: Klavierstück V 
Thiele: Abendphantasie 
Rihm: Klavierstück 6 (Bagatellen)
Dessau: Drei Intermezzi 
Schleiermacher: Klavierstück
Texte u. a. von Paul Celan, Magnus Enzensberger, 
Wolfgang Hilbig und Rainer Kunze
Steffen Schleiermacher | Klavier und Moderation 
Erik Brünner | Rezitation
FR 20. NOV 2020 | 19.30 Uhr
KULTURPALAST
CHORAL’S DREAM
Originalwerke und Arrangements für Orgel,  
Harmonium und Klavier
Jongen: Hymne für Harmonium und Klavier 
Langlais: ›Diptyque‹ für Orgel und Klavier (Auszug) 
Franck: Prélude, Fugue et Variation für  
Harmonium und Klavier h-Moll
Dukas: ›Der Zauberlehrling‹ (Arr. für Orgel und Klavier)
Ravel: Adagio assai aus dem Klavierkonzert G-Dur 
(Arr. für Klavier und Orgel)
Escaich: ›Choral’s Dream‹ für Klavier und Orgel 
Gershwin: ›Rhapsodie in Blue‹  
(Arr. für Orgel und Klavier)
Olivier Latry | Orgel
Éric Le Sage | Klavier
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Das aktuelle Konzertprogramm finden Sie online unter dresdnerphilharmonie.de 




150 JAHRE DRESDNER PHILHARMONIE 
11.00 Uhr: Die Dresdner Philharmonie im  
›Musikland DDR‹ – Prof. Dr. Matthias Tischer
12.00 Uhr: Musikgeschichtschreibung und ihre 
Quellen – Die Dresdner Philharmonie  
1933 –1945 – Dr. Albrecht Dümling
13.30 Uhr: Podiumsgespräch:  
Die Dresdner Philharmonie im Spannungsfeld  
politischer und kultureller Umgebungen –  
Gäste: Dr. Albrecht Dümling, Jens Schubbe,  
Prof. Dr. Matthias Tischer, Manfred Wiemer,  
Dr. Barbara Wiermann
SO 22. NOV | 11.00 Uhr 
KULTURPALAST 
VANITAS 
Sciarrino: ›Vanitas. Natura morta in un atto‹  
(Stillleben in einem Akt) 
für Stimme, Violoncello und Klavier 
nach Texten von Sempronio, Marino, Blair,  
de Sponde, Opitz, Günther, Grimmelshausen 
Noa Frenkel | Mezzosopran 
Martina Schucan | Violoncello 




Schloßstraße 2  
01067 Dresden









Die Texte sind Originalbeiträge 
für dieses Heft; Abdruck nur mit 
ausdrücklicher Genehmigung des 
Autoren. 
Jürgen Ostmann studierte Musik-
wissenschaft und Orchestermusik 
(Violoncello). Er lebt als freier Musik-
journalist und Dramaturg in Köln und 
arbeitet für Konzerthäuser, Rund-
funkanstalten, Orchester, Musikfesti-
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MUSIKBIBLIOTHEK
Die Musikabteilung der  
Zentralbibliothek (2. OG) hält 
zu den aktuellen Programmen 
der Philharmonie für Sie in 
einem speziellen Regal  





T +49 351 4866-866 
MO – FR 10 – 19 Uhr




Bleiben Sie informiert: 
dresdnerphilharmonie.de 
kulturpalast-dresden.de
Verehrtes Publikum, wir danken dafür, dass Sie die durch die Pandemie bedingten  
Regelungen und Einschränkungen so diszipliniert beachten. Damit tragen Sie entschei-
dend dazu bei, dass wir gegenwärtig im Kulturpalast Konzerte veranstalten können.
Die Dresdner Philharmonie als Kultur- 
einrichtung der Landeshauptstadt  
Dresden (Kulturraum) wird mitfinanziert 
durch Steuermittel auf der Grundlage des 
vom Sächsischen Landtag beschlossenen 
Haushaltes. 
